














　　要旨： 本論は、フランツ・リスト Franz Liszt（1811 ～ 1886）が編曲を行ったエクトル・

















































OHKUBO, Risa: A Study of the Piano Score of “Symphonie Fantastique” by Franz 
Liszt: Liszt’s Transcription Techniques from a Performer’s Perspective
　　　　　 （Dissertation: Doctor of Music, Kyoto City University of Arts, 2019.）
 Abstract:  This thesis focuses on the piano score of “Symphonie Fantastique” by Hector 
Berlioz（1803–1869）, as transcribed by Franz Liszt（1811–1886）. It is an 
attempt to clarify the uniqueness of this piano score from the perspective of a 
performer, and to shed new light on the transcription techniques of Liszt.
　　　　　 　The thesis consists of four chapters.
　　　　　 　Chapter 1 gives an overview of Liszt’s life as a transcriber.
　　　　　 　Chapter 2 focuses on the three terms involved in the process of 
transcription that Liszt used often: “Arrangement,” “Transcription,” and 
“Piano Score.” I reconsider these concepts by reading Liszt’s letters, as well as 
music dictionaries of the 19th century. In previous Liszt studies, Alan 
Walker’s theory that both strict “Transcription” and free “Paraphrase” 
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co-existed within the general concept of “Arrangement” has been widely 
accepted. However, I point out that Liszt himself seems to have used the term 
“Transcription” in a fairly broad sense. In addition, I reaffirm that the term 
“Piano Score” that Liszt proposed should be clearly distinguished from the 
“Clavier-Auszug” that was popular in the 19th century.
　　　　　 　Chapter 3 reviews the reception history of Berlioz ’s “Symphonie 
Fantastique” and Liszt’s arrangement of the work based on historical 
materials. This chapter also explains the publishing process of Liszt’s 
transcription score.
　　　　　 　Chapter 4 highlights the uniqueness of Liszt’s transcription techniques by 
comparing his piano score with Berlioz’s manuscript from a pianist’s point of 
view. Berlioz had a strong conviction on the orchestration of his works; Liszt 
made various expression markings throughout the score; to lead the 
performer’s attention and tried to recreate the “Berliozian” sound. 
　　　　　 　In addition, Chapter 4 analyzes his piano score from the following five 
perspectives: general ideas for “reproducing” the orchestral sound of the 
original music; considerations regarding the sonority of the piece; pianistic 
effects using virtuosic techniques; dealing with hand/arm difficulties during 
the performance; and musical interpretations by Liszt. His basic attitude 
toward the piano score was to treat the original music as a “sacred text” and 
transcribe it strictly. Nevertheless he also sought realistic solutions for the 
sake of “performance possibility” on the piano. This chapter reveals that Liszt 
tried to reproduce the acoustic characteristics of orchestral sound as much as 
possible, while dealing with fingering problems that must be considered for 
the pianist, sometimes inserting his own “new” musical ideas in the process.
　　　　　 　Furthermore, this chapter develops performance guidelines based on my 
own knowledge as a pianist, by using Schumann’s review of the piano score as 
a clue. 
　　　　　 　Performers of this work should take an attitude of pursuing the musical 
characteristics of the orchestral music, such as the richness of the color of the 
orchestral sound, the division of each voice, and the depth of sound, in the 
piano performance. To achieve this, they may need to look for various touches 
and pedaling choices, and sometimes to even exert some freedom in 
interpreting the score. Exploring countless possibilities on the piano; and 
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overcoming many difficulties of this piano score; opens up new possibilities 
for piano performance.
　　　　　 　In conclusion, the piano score of “Symphonie Fantastique” is a work that 
encourages pianists to explore countless new possibilities of expression for 
piano performance. It can also be regarded as a valuable historical material 




出口　青空　 ブラームスの 1886 年トゥーン滞在期間周辺における作品の類似性および歌の重
要性 
―歌曲とヴァイオリンソナタ第 2番の比較を通じて―

















































 2019 年度音楽学部記録事項 63
確立や関係性の構築が必要だと考える。
　　　　　 　そこで、まずはプロフェッショナル・オーケストラの経営に関する事柄を概略
的に説明する。次に大阪における文化史的土壌を整理する。そして楽団の現在の
状況、そして活動拠点である大阪に内在する機会や脅威の SWOT分析を行う。
そして、「我が街のオーケストラ」のイメージを確立している京都市交響楽団、オー
ケストラ・アンサンブル金沢を比較対象とし、同じく文化史的土壌の整理と
SWOT分析を行う。比較後は在阪オーケストラの SWOTクロス分析を行い、「大
阪」における楽団の方向性への提言を試みたい。
山本恵利佳　 音楽経験とオリーブ蝸牛束反射の関係 
―ピアニストとヴァイオリニストの違いに焦点を当てる
　　要旨： 近年、オリーブ蝸牛束反射（MOCR）という現象が内耳の蝸牛を保護している
のではないかと考えられており、音楽家は非音楽家よりもMOCRが強いことが
示唆されている。MOCRと音楽経験の関係について検証した先行研究では他の
楽器に比べてヴァイオリンを専攻する学生でより強いMOCRが観察された。本
研究ではヴァイオリン専攻のMOCR強度が強いことを再検証するために本学音
楽学部のヴァイオリン専攻、比較対象としてピアノ専攻の学生に実験参加を依頼
した。また先行研究では、音楽経験がないという条件を満たす参加者が少なかっ
たため、音楽家と非音楽家の比較はできていない。そこで美術学部と外部の学校
の学生にも参加してもらった。参加者には実験の前に歌唱、音楽指導と練習、リ
スニング態度、子供時代の音楽経験の 4項目について質問紙調査を行い、美術学
部では音楽経験がないか、少ないと判断した参加者のみMOCRの測定を行った。
　　　　　 　音楽経験によるMOCR強度を検証した結果、ヴァイオリン専攻において
MOCRが強く働くことがわかった。ヴァイオリン専攻とピアノ専攻を比較し、
ヴァイオリン専攻の音響曝露に対する抑制について考察する。
